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La obra de Ntozake Shange ocupa dentro del contexto del teatro contemporáneo un 
lugar muy destacado, puesto que ha contribuido enormemente al desarrollo de dos tenden-
cias de gran actualidad: el teatro feminista y el teatro afro-americano y, por extensión, étnico. 
Debido a su marcado énfasis en la singularidad de la experiencia de la mujer afro-americana 
y de color a la que Shange dedica cada uno de sus esfuerzos, sus piezas teatrales publicadas 
-For colored girls (1975), Spell #7 (1979), Boogie Woogie Londscopes (1979), A Photogroph: 
Lovers-in-Motion (1979), From Okro to Greens (1985) y Doddy Soys (1989)- están impregna-
das de una originalidad, belleza y espontaneidad que rompieron en su día con todos los mol-
des impuestos en la expresión escénica y siguen sorprendiendo hoya las nuevas generacio-
nes tanto como lo hicieron cuando fueron estrenadas entre la segunda mitad de la década de 
los setenta y los ochenta, fundamentalmente. 
Pero antes de adentrarnos en el universo teatral y discursivo de Shange, hagamos una 
breve referencia a la biografía de la autora y al compendio de su obra, que, además de teatro, 
incluye novela, poesía y ensayo. Ntozake Shange, cuyo verdadero nombre es Pauletle Williams, 
nació en 1948 en Trenton, Nueva York. Dedicó gran parte de su adolescencia a la lectura de 
Dostoievsky, Shakespeare, Melville, Beauvoir, St. Vincent Millay, Eliot, Cullen, entre los/as auto-
res/as más destacados/as. Además, la prominente posición social de su familia le permitió code-
arse con intelectuales y artistas de la talla de W E. B. DuBois, Miles Davies, Charlie Parker, Jose-
phine Baker, etc. Se trasladó a Nueva York para asistir al Barnard College, donde se graduó en 
1970, a pesar de múltiples trabas como la dolorosa separación de su marido y varios intentos 
de suicidio. Mientras estudiaba para obtener su masters en estudios afro-americanos en la Uni-
versidad de California, que concluyó en 1973, decidió adoptar el nombre africano con el que 
se ha hecho internacionalmente conocida: Ntozake Shange (que podría traducirse como «la 
que viene con sus cosas» y «la que camina como un león», respectivamente). En 1972 empezó 
a enseñar en varias universidades de California y a recitar poesía y bailar con varias compa-
ñías, incluida la suya propia, For Colored Girls Who Have Considered Suicide. En 1975 su pri-
mera obra teatral que toma parte del nombre de la compañía -For colored girls who hove 
considered suicide/when the roinbow is enuf- fue producida en Nueva York y, dos años más 
tarde, fue la segunda obra de una escritora afro-americana en llegar a Broadway. El año 
siguiente ganó varios premios de reconocido prestigio, como el Obie y el Outer Critics Cir-
ele, y fue nominada para otros muchos, con lo que Shange alcanzó la fama y la notoriedad que 
detenta desde entonces. 
El resto de sus obras teatrales han sido siempre bien acogidas, pero ninguna ha llegado a 
brillar como su ópera prima, aunque algunos críticos consideran Spell #7 como su mejor con-
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tribución. Esta última, junto con A Photograph: Lovers-in-Motion, fueron incluso producidas por 
el Shakespeare Festival de Nueva York. En 1980 Shange recibió un segundo premio Obie por 
su magnífica adaptación de la obra Madre Coraje, de Bertolt Brecht: Mother Courage and her 
Chi/dren. Además de su obra teatral, Shange ha escrito tres novelas -Sassafrass, Cypress and 
/ndigo (1982), Betsey Brown (1985) Y Lilliane: Resurrection of the Daughter (1994)-, varios volú-
menes de poesía, entre los que destaca Nappy Edges (1978), Y una colección de ensayos See 
No Evi/: Prefaces, Essays and Accounts, /976-/983 (1984). 
Centrándonos en sus mayores logros teatrales, merecen mencionarse varios aspectos que 
pertenecen tanto a la forma como al contenido de sus obras. En cuanto a la forma, el teatro 
realizado por Shange resulta muy innovador y experimental, ya que juega a subvertir todos los 
parámetros preestablecidos tanto en la presentación de una concepción inédita del espacio, 
influenciada por su experiencia como bailarina que utiliza el escenario para dar relieve a los 
cuerpos femeninos en movimiento, como en la búsqueda de un lenguaje teatral propio, donde 
se mezclan armoniosamente prosa y poesía, fruto de su identificación «como poeta primero 
y como escritora de teatro segundo» (citada en Lester, «At the Heart» 718). Como resultado 
de esa fusión de estilos y motivos, Shange llega a crear un nuevo género conocido como el 
choreopoem o poema coral, que el crítico Neal Lester define del siguiente modo: «El poema 
coral es una expresión teatral que combina poesía, prosa, canción, baile, y música -todos esos 
elementos que, según Shange, perfilan un legado afro-americano-, para despertar una res-
puesta emocional en el público» (Lester, Ntozake Shange 3).Junto a esta definición y siguiendo 
a Shange, Lester enfatiza otro rasgo que es fundamental para entender este género: la impor-
tancia del sustrato poético en el poema coral que se compone de «una serie de poemas, con 
música y danza ocasionales, que cuando se unen, se convierten en una sola afirmación o voz» 
(Lester, Ntozake Shange I 1). Por lo tanto, el poema coral es único y original, porque consigue 
entrelazar múltiples géneros con el predominio de la voz poética que Shange retiene, esencial 
en su labor como escritora. 
Unida a esta preocupación que Shange manifiesta por adaptar la forma adecuada al con-
tenido de sus obras, hay otro elemento que sorprende gratamente: el uso de un lenguaje pro-
pio y refrescante, que pretende acercarse lo más posible al lenguaje cotidiano, de la calle, de 
sus propia comunidad. Shange así lo expone: «Es muy importante para mí darnos un sentido 
de legitimidad, una validez ... Aquí y ahora nuestros sueños tienen sustancia; nuestras pesadillas 
tienen sustancia; nuestras conversaciones coloquiales son significativas» (citada en Lester, «An 
Interview» 46). Como poeta, su relación con el lenguaje se hace cercana y atenta, y este hecho 
se evidencia en el modo en el que Shange experimenta con características que se derivan del 
lenguaje hablado y del poético, como las abreviaturas, los verbos contraídos y el abandono de 
las mayúsculas. Estos rasgos han sido tildados de errores, pero de nuevo es la misma Shange 
la que advierte: «Yo no cometo errores cuando escribo; hago las cosas a propósito para 
demostrar mi control. y lo más importante es tener control» (citada en Lester, «An Interview» 
47). Esta idea de control adquiere connotaciones bien precisas para Shange, ya que su comu-
nidad ha sido tradicionalmente desposeída y manipulada por medio de un lenguaje racista y 
sexista. La autora postula que es hora de que se rompa con siglos de abuso y silencio para 
tomar las riendas del uso del lenguaje en beneficio propio. 
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Además de las excelentes contribuciones a nivel formal, la obra de Shange ha dejado una 
huella profunda en el panorama teatral contemporáneo, muy especialmente por su contenido 
marcadamente feminista. Como ella misma afirma, «una tiene que hablar sobre cosas inhe-
rentemente femeninas» (citada en Blackwell 136), y continúa con una declaración de princi-
pios: «Soy una persona conscientemente feminista .. .Todo lo que escribo y he escrito proviene 
del hecho de ser una persona centrada en la mujer» (citada en Lester; «At the Heart» 726). 
Los objetivos feministas de la autora se materializan en la adopción de una perspectiva que 
revalorice todo lo que tiene que ver con la experiencia de las mujeres, y concretamente de 
las mujeres afro-americanas y de color que han sido constantemente relegadas a los márge-
nes de la sociedad occidental debido a la problemática posición en la que se encuentran, en 
la difícil encrucijada entre prácticas sexistas y racistas. Como Sydné Mahone declara, Shange 
«dió a luz la promesa de una voz femenina liberada y liberadora» (7), es decir; Shange articula 
la voz, el sentir y el pensar de la mujer afro-americana en el escenario por primera vez en la 
historia del teatro norteamericano. A pesar del énfasis feminista que todas sus piezas reflejan, 
Shange reitera que su obra gira en torno a otra gran coordenada íntimamente relacionada 
con la anterior; que ella denomina la «gente de color». En una entrevista que le concedió a 
Jackson Bryer en 1995, ella misma se define literalmente «como una actriz apasionada que 
contribuye regularmente mediante la prosa y la poesía en los mecanismos de supervivencia y 
los sueños de la gente de color a finales del siglo veinte» (218).Ambas vertientes, la lucha femi-
nista y la defensa de la «gente de color» confluyen en el arte dramático de Shange, que «creó 
un puente de la agenda negra a la agenda de las mujeres» (Mahone 8). Por tanto, Shange, recu-
rre a estos dos discursos -el étnico y el feminista- para darle forma a un nuevo tipo de tea-
tro que, dejando a un lado las convenciones genéricas y raciales promovidas por una ideolo-
gía de corte tradicional, es capaz de poner en escena la riqueza y la diversidad de la mujer 
afro-americana y de la «gente de color» en general. Una magnífica ilustración de esta conjun-
ción de discursos y de las innovaciones formales se puede encontrar en la que sigue siendo 
su mejor obra, For colored girls who hove considered suicide/when the roinbow is en uf ('Para muje-
res de color que han considerado el sucidio/cuando el arco iris es bastante'). 
Como nos cuenta la propia autora en el prefacio, la génesis de la obra demuestra esa mez-
cla de estilos y géneros por la que Shange es conocida, pues nació en 1974, como una colec-
ción de poemas que Shange leería en bares de mujeres y en seminarios en la Universidad del 
estado de San Francisco. Bajo la dirección de Woodie King, Jr., los poemas se transformaron en 
obras teatrales en 1976, y, más tarde, llegarían al Shakespeare Festival de Nueva York ya Bro-
adway, donde la obra sería llevada al escenario setecientas cuarenta y siete veces. El contenido 
no podía ser más inusual: la celebración de la vida y la experiencia de la mujer de color; comen-
zando con la dedicatoria que se brinda al cuerpo de esa mujer: «mi obra intenta descubrir 
por fin lo que yo conozco y toco en el cuerpo de una mujer. .. » Se le concede, pues, completa 
primacía a la perspectiva femenina que está íntimamente relacionada con cohabitar el cuerpo 
feminino a través de la danza, como Shange sugiere en el prefacio: «con la danza descubrí mi 
cuerpo más íntimamente de lo que había imaginado posible. Con la aceptación de la etnici-
dad de mis muslos y de mi trasero, llegué a un más claro entendimiento de mi voz como mujer 
y como poeta» (XV). Por lo tanto, desde el inicio de la obra el cuerpo femenino adquiere rele-
vancia en relación con el desarrollo de una voz propia, que se expresa en el escenario en 
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ambos lenguajes: el lenguaje corpóreo de la danza y el lenguaje recitado de la poesía. La unión 
de ambos registros es crucial a la hora de transmitir al público esa explosión de júbilo y satis-
facción que constituye la obra. 
Otras dos ideas que Shange enfatiza en el prefacio, muy relacionadas con este punto de 
vista eminentemente femenino, son la comunidad de mujeres y la importancia de la herencia 
transmitida por las antecesoras. Mediante una visión feminista del mundo, el concepto de 
unión entre las distintas generaciones de mujeres resulta esencial para configurar el universo 
femenino: «dirigimos nuestras energías a clarificar nuestras vidas -y las vidas de nuestras 
madres, hijas y abuelas- como mujeres» (XIV). Esta relación entre generaciones posee, pues, 
una enorme relevancia para Shange, ya que fundamenta la búsqueda de una tradición y de un 
pasado que han sido sistemáticamente relegados al olvido por la ideología dominante y que 
la obra pretende recuperar. De nuevo, es la danza el instrumento elegido por Shange para vol-
ver a tomar contacto con ese pasado: «la danza explicada por Raymond Sawyer y Ed Mock 
insistía en que todo lo africano, todo lo medio coloquial, una mueca, un contoneo ... era mío» 
(XVI). A través de la danza Shange consigue tomar conciencia de ese legado étnico y hacerlo 
propio. La obra va a intentar reflejar dicho legado en todo momento, especialmente la heren-
cia de las mujeres que la precedieron y a las que dedica también sus esfuerzos dramáticos. 
Una vez sentadas las bases discursivas y estéticas de su pieza teatral, la puesta en escena 
brilla por su originalidad y fuerza expresiva, consistiendo fundamentalmente en siete mujeres 
vestidas con distintos colores que representan el arco iris y que se identifican dependiendo 
del color, como Lady in Red o Lady in Blue (la señora de Rojo o la señora de Azul). Shange 
percibe la imagen del arco iris como «la posibilidad de empezar todo de nuevo con el poder 
y la belleza en nosotras mismas» (citada en Lester; Ntozake Shange 25). En cuanto a la elec-
ción de la palabra señora con su carga de eufemismo sexista, Lester explica que es un movi-
miento estratégico por parte de Shange para redefinir el contexto racista y sexista (Ntozake 
Shange 3 1), puesto que los personajes de Shange deliberadamente manipulan este estereo-
tipo normalmente asociado con la mujer blanca, para hacer más hincapié aún en las propias 
dotes de la mujer de color para autodefinirse al margen de dichos condicionantes. Este con-
trol que las mujeres de Shange retienen sobre su propia definición es, sin lugar a dudas, uno 
de los mayores logros temáticos de la obra. 
Por ello, el principal objetivo de la obra se delinea como la representación de esa mujer 
de color, dueña de sí misma y de su propio destino, y la celebración de su belleza y poder 
intrínsecos. Más concretamente, el foco de atención se centra en la mujer joven para que se 
pueda conocer a sí misma y al mundo que la rodea. Así el primer poema, «Dark Phrases» 
('Fases oscuras'), solicita: «alguien/alguien cante la canción de la joven negra la saque fuera para 
que se conozca a sí misma para que te conozca a ti» (2). Silenciada por siglos de opresión y 
de invisibilidad, Shange reclama un espacio escénico para esta mujer que también tiene dere-
cho a salir a la luz, ya quien parece brindar la intención de su obra. De hecho, Shange se refiere 
a esta atención particular que le otorga a las jóvenes del siguiente modo: «La razón por la que 
For co/ored girls se titula For colored girls es que era para ellas. Quería que tuvieran la informa-
ción que yo no tuve. Quería que supieran lo que verdaderamente era ser una mujer adulta". 
No quiero que crezcan en un vacío de ideas misóginas. Si hay un público para el que escribo, 
son las chicas jóvenes que están madurando. Quiero que sepan que no están solas y que 
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nosotras, las mujeres adultas, pensamos y continuamos pensando en ellas.» (citada en Tate 
161-2). En esta cita, Shange muestra de nuevo la enorme importancia que concede a la cone-
xión entre las distintas generaciones de mujeres que pueden ayudarse entre sí a encontrarse 
a sí mismas y a luchar contra la ideología sexista que condiciona y dificulta sus vidas. Para 
Shange se convierte en un deber casi sagrado llevar al escenario lo que realmente constituye 
la identidad de la mujer de color desde su propia visión para desmantelar la viciosa mirada del 
poder patriarcal y racista. 
Éste es, pues, el fin último de la obra: deconstruir los estereotipos sexistas y racistas sobre 
la mujer de color y sustituirlos por una definición que, desde la propia perspectiva de esa 
mujer; pueda englobar toda la multiplicidad de la identidad femenina afro-americana. Sus muje-
res protagonistas son anónimas en representación de la colectividad y, por esa razón, su bús-
queda de autodefinición puede aplicarse a cada una de las mujeres de color. Como la señora 
de Amarillo propugna, todas ellas se enfrentan a una misma situación: «ser mujer y ser de color 
es un dilema metafísico» (48), y este es precisamente el dilema que la propia obra pretende 
resolver. Obviamente, no hay soluciones mágicas y las protágonistas son demasiado realistas 
para ceder a soluciones de compromiso. El resultado es un intento sincero de conocimiento 
y reflexión profundos sobre lo que conlleva ser una mujer de color. 
Dentro de este contexto, muchos serán los temas que las mujeres tocarán para dar cuenta 
de sus experiencias, desde el amor hasta la amistad, pasando por la maternidad, la vida en la 
ciudad, o temas espinosos como el aborto o la violación. De entre todas estas cuestiones, una 
ha sido la de mayor repercusión por su carácter controvertido y problemático, especialmente 
en el seno de la comunidad afro-americana: el tratamiento de los personajes masculinos que 
aparecen en la obra. Shange ha sido sistemáticamente acusada de llevar a cabo un retrato bas-
tante negativo y distorsionado del hombre afro-americano, capaz de una violencia brutal con-
tra su propia mujer; violencia que llega a extremos como la tortura o el asesinato. Pero Shange 
siempre se ha defendido de este tipo de imputaciones recordando que no todos los hombres 
en la obra se comportan de ese modo. Por el contrario, For colored girls celebra una y otra vez 
el amor heterosexual, y las mujeres de Shange se muestran a menudo satisfechas de sus rela-
ciones con los hombres, incluyendo las sexuales. De hecho, en la obra el sexo se articula de 
una forma muy directa y abierta, como en Groduation Nite ('Noche de Graduación'), donde 
se describe la primera experiencia sexual como «sí, y cariño, fue maravillosa» (9). Por tanto, 
Shange no pretende realzar una visión negativa del hombre afro-americano, simplemente 
refleja la realidad de unas mujeres que tienen que reconciliarse consigo mismas, en primer 
lugar; para poder mantener unas relaciones sanas y satisfactorias con sus compañeros. En fin, 
la obra está constituida por un amplio abanico de posibilidades temáticas que constituyen los 
ejes centrales de las experiencias -tanto positivas como negativas- de estas mujeres. Shange 
concluye su pieza con un último poema «A Laying on of Hands» ('Imposición de manos'), que 
se convierte en un canto de celebración de la belleza de estas mujeres. Por medio de un ritual 
de imposición de manos heredado de la tradición africana, las mujeres descubren todo lo que 
hay de puro y sagrado dentro de ellas: «todos los dioses entrando en mí abriéndome a mí 
misma ... una imposición de manos la santidad de mí misma liberada» (65-66). En esta última 
escena las mujeres aparecen de nuevo unidas por medio de este ritual, y esa comunión ter-
mina dando sentido a su existencia: «encontré oro en mí misma y la amé/la amé intensa-
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mente» (67). Ese amor a sí mismas será la base principal para construir una identidad sólida y 
estable que les permita seguir hacia adelante viviendo gozosas en comunidad. Esa es la ima-
gen última con la que Shange decide poner fin al periplo de estas mujeres, una vez afianzadas 
en su propio yo y en la solidaridad de otras mujeres como ellas. Este mensaje de fuerza y uni-
dad es el principal legado que For colored girls donará a las generaciones de escritoras venide-
ras que continuarán la labor pionera de Shange. 
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